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El tiempo recobrado en una dramaturgia vintage:
Entrevista a Mauricio Kartún 
Lucas Rimoldi
 
	 Mauricio	Kartún	 (Argentina,	 1946)	 comenzó	 su	 actividad	dentro	
del	campo	teatral	argentino	en	los	70.	Se	legitimó	como	autor	en	la	década	








	 En	1999,	Kartún	comenzó	a	escribir	El niño argentino	mediante	una	
beca	destinada	a	este	proyecto.	Dirigió	el	estreno	en	2006	en	el	Teatro	San	
Martín	de	la	ciudad	de	Buenos	Aires.	La	puesta	mereció	todos	los	premios	
nacionales	 en	prácticamente	 cada	uno	de	 los	 rubros	 del	 quehacer	 teatral.	
Debido	a	esta	repercusión,	se	reestrenó	luego,	sucesivamente,	en	los	teatros	





























	 	––El niño argentino	
¿Cuáles fueron las etapas de escritura de El	niño	argentino, en cuanto a 
acumulación de materiales, encuadre genérico, y selección de intertextos?
	 Como	en	todos	mis	trabajos,	hubo	una	labor	previa	de	acopio	muy	
grande,	en	la	que	incluí	muchas	cosas:	mucha	literatura	gauchesca	argentina,	
mucha investigación sobre la época, mucho material gráfico, fotografía. Yo 
tenía definidos a los personajes, sabía que uno de ellos era el peón y tenía 
la	decisión	de	trabajar	en	verso,	entonces	casi	te	diría	que	inevitablemente	
fui	 a	parar	 a	 la	gauchesca.	Por	otro	 lado,	 investigué	 sobre	 la	vida	 en	 los	
transatlánticos,	 algo	 que	me	 inquietaba	 como	un	 universo	 necesario.	La	
escritura	fue	un	trabajo	febril,	escribí	de	un	tirón,	en	varios	meses,	una	primera	
versión en bruto, de principio a fin. Muchas de las cosas que quedaron en 
la versión definitiva no estaban allí, y muchas de las que escribí terminé 
sacándolas.	En	la	escritura	en	verso	buena	parte	de	los	materiales	existen	
más	 por	 imposición	 fonética	 que	 por	 necesidad	 argumental.	 Entonces	
cuando	uno	 termina	un	primer	borrador	 lo	que	encuentra	es	una	 serie	de	





completa,	 la	 anteúltima,	 el	monólogo	del	 peón	 sobre	 la	 traición.	Lo	hice	
porque	cuando	yo	releía	la	estructura	sentía	que	faltaba	algo	entre	la	escena	





El trabajo con los actores, y la espacialización durante el proceso de puesta 
en escena, ¿constituyeron entonces instancias de auto-corrección del texto 
dramático?
	 Yo	creo	que	un	texto	teatral	se	constituye	como	tal	a	partir	de	una	
hipótesis	 fundamental	 que	 es	 su	 estreno,	 su	 puesta	 en	 cuerpo,	 en	 carne,	
en espacio. Hasta ese momento siempre es un pre- texto. Lo que nosotros 
conocemos	como	la	literatura	dramática	de	Shakespeare	no	es	aquello	que	
Shakespeare	 escribió	 como	 tal	 sino	 lo	 que	 los	 actores	 dejaron	de	 lo	 que	














contrario: “acá haría falta algo más que termine de definir lo que yo creí que 
se	iba	a	ver	y	que	no	se	está	viendo.”	Entonces	ahí	yo	meto	siempre	mucha	
mano, termino de definir los materiales por su efectividad, y esto tiene que 













definitivo, sino que constituyen el texto definitivo de esa puesta. Es bueno 
publicarlo	como	tal,	pero	el	director	que	tome	esa	obra	no	necesariamente	
debería	 tomar	 esa	versión,	 podría	 tomar	 el	 primer	material.	Este	proceso	
lo	 he	hecho	 siempre,	 poner	 especial	 atención	 a	 lo	 que	 le	 sucede	 al	 texto	
cuando	pasa	al	espacio,	siempre	he	tomado	lo	que	sucede	allí;	no	obstante	
lo	cual,	insisto,	aún	en	las	versiones	más	literarias,	menos	escénicas,	ya	hay	








































un determinado lugar; es decir, hay una serie de dificultades en relación a lo 
que	propone	el	soporte.	El	cual	además	se	completa	con	otras	cosas,	con	la	
luz,	con	el	sonido,	la	música,	el	espacio,	la	emoción	del	actor.
El	niño	argentino pareciese invitar a realizar una lectura literaria.
	 El	 teatro	 ofrecido	 como	 lectura	 no	 es	 cordial.	 La	 narrativa	
inevitablemente	se	hace	cargo	de	 la	soledad	de	esa	situación	y	promueve	
todos	los	medios	necesarios	para	que	el	contacto,	en	ese	acto	de	soledad,	








de belleza y armonía, pero esto no significa que ese sea el medio adecuado 
para	que	sea	comunicado.	Porque	cuando	uno	lo	concibe,	lo	concibe	para	
que	haya	un	 sistema	 complementario	 al	 texto,	 que	 es	 el	 actor;	 entonces,	
no	se	lo	estoy	dando	al	lector.	Es	verdad	que	uno	puede	leer	Shakespeare	
y	encontrar	belleza	 literaria,	 sin	embargo	es	muy	difícil	que	uno	 leyendo	
Shakespeare	encuentre	la	pasión	del	lector.	Uno	puede	leerlo	curiosamente,	
uno	puede	leerlo	haciendo	conversión	de	norma,	poniendo	uno	mucho	para	





En relación al sistema de personajes, esta obra nació como el monólogo del 
muchacho, luego apareció la vaca y por último se sumó el niño. Más adelante, 





convencer	 como	 situación	dramática,	 y	 surgió	 el	 niño	 argentino.	Es	muy	
probable	 que	 cierta	mezcla	 de	 características	 de	 algunos	 personajes	 de	
Decadencia	de	Steven	Berkoff	–	escrita	en	verso,	y	sobre	la	cual	me	hizo	
algunos	 comentarios	Rafael	 Spregelburd,	 que	 en	 ese	momento	 la	 estaba	






orgánicamente	 por	 la	 obra.	Pensé	 la	 hipótesis	 de	 sacar	 a	Aurora,	 pero	 la	
presencia	de	ese	tercer	personaje	me	resultaba	técnicamente	imprescindible	
(por	ejemplo,	para	que	los	actores	pudiesen	cambiar	su	vestuario).	Además,	el	













Al escribir este texto en verso, plagado de anacronismos, arcaísmos, ¿cuál 
fue su espectador modelo? ¿Lo inquietaba la instancia de la recepción?
	 Yo	trabajo,	sobre	todo	en	los	últimos	años,	con	un	concepto	muy	




encuentra	 un	 sentido.	Y	 a	 veces,	 en	mi	 caso,	me	 resulta	muy	 importante	
resignar	precisión	en	la	palabra	tratando	de	encontrar	términos	que	tengan	
un	valor	“objetual,”	que	tengan	un	valor	en	sí	mismos.	Cuyo	sonido	pese;	
por	 extrañamiento,	 por	 evocación,	 por	 sugestión,	 por	 sugerencia,	 por	 el	





















El	 niño	 argentino usa expresiones y términos de uso no convencional, 
obsoletas o francesas, como “sangre de horchata” o flanneur.
	 Exacto,	a	mi	no	me	 interesa	si	el	 receptor	conoce	el	concepto	de	
flanneur,	pues	quien	no	lo	sabe	construirá	por	totalidad.	El	lenguaje	autónomo	
del	muchacho,	con	sus	dichos,	tal	vez	lo	entienda	mucho	mejor	un	hombre	
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de	campo	que	el	espectador	de	teatro.	Yo	me	despreocupo	de	que	se	entienda	





















de	 lo	 coloquial,	 no	 traiciono	mi	 creencia	 en	 su	 belleza;	 continuamente	
descubro	en	el	habla	cotidiana	frases,	modismos	y	fórmulas	de	enorme	valor	
estético.
El trabajo con lo viejo, con desechos, el cirujeo y el reciclaje cultural, operan 
en muchos niveles del texto. ¿De qué manera se objetivaron en la puesta en 
escena de este texto?
	 En	 principio,	 ciertos	 elementos	 se	mencionan	 literariamente	













¿Qué efectos le interesaba conseguir con los elementos de utilería, como el 











A través del trabajo con lo viejo, ¿hay una capitalización de la mirada 




que es la dramaturgia. No lo pienso demasiado por el lado de la melancolía; 
como es parte de mi neurosis prefiero satisfacerla de vez en cuando a intentar 
entenderla.
Usted utiliza como intertexto al viejo teatro y a las viejas manifestaciones 
del arte popular, particularmente el teatro de revistas y su obscenidad. En 
El	niño	argentino, ¿es más obscena la relación erótica del muchacho con 
Aurora, posteriormente invadida por el niño, o la asunción descarada de los 
valores del patrón por parte del peón, una vez que decide degradarse?
	 Son	dos	zonas	obscenas	 independientes;	a	mí	me	gustaba	mucho	
esa	zona	de	obscenidad	relacionada	al	animal.	Creo	que	una	de	las	razones	
por	 las	 cuales	 la	 obra	 está	 en	 verso	 es	 que	 precisamente	 necesitaba	 un	
procedimiento distanciador que me permitiese filtrar cosas como esta, que 
de	otra	manera	no	encontraba	como	presentarlas.	Si	me	las	 imaginaba	en	
una	obra	más	convencional	se	me	volvían	o	muy	chistosas,	o	muy	vulgares,	








Usted ha definido esta obra como teatro político escéptico. La traición del 
muchacho hilvana un momento paródico, donde aparecería metaforizado el 
neoliberalismo de los 90, con un momento trágico, que de manera subyacente 
alude a la tragedia de la dictadura de los 70. ¿Cómo se agregó la frase 
“pizza con champagne,” que no figura en el texto dramático, y que torna 
más explícita esta lectura?
	 Esto	lo	agregué	en	el	teatro	Regina,	cuando	la	hacíamos	en	las	dos	
salas	anteriores	eso	no	estaba.	En	realidad	fue	un	agregado	a	partir	de	algo	











significar “se acabó la risa.” La vaca le está diciendo al espectador que si se 
está aburriendo, que ya no se va a divertir más ni va a haber más fiesta, que lo 
que	viene	ahora	es	terrible,	que	se	prepare	para	la	tragedia.	Esa	explicitación	
era a la vez franca y significante.
La vaca, en tanto símbolo o alegoría de la sociedad argentina, se caracteriza 
por su carácter sufriente, de víctima. ¿Qué hay de su pasividad, de la 
connivencia con la situación que la rodea?
	 También	podemos	hablar	de	su	ironía...
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De su capacidad de humor en lo peor...
	 De	su	capacidad	crítica,	su	posibilidad	de	supervivencia	por	sobre	
la	muerte.	Quise	plantearla	como	un	signo	complejo,	no	quería	encerrarme	
en	 la	 alegoría	 convencional,	 que	 hubiese	 sido	 presentar	 una	Argentina	
sufriente,	una	víctima	llorosa.	Me	gustaba	sumar	lo	humorístico,	que	fuimos	
encontrando con la actriz. En el discurso final ella parodia, sutilmente, a Evita, 
hay	elementos	un	poco	más	políticamente	incorrectos	en	relación	a	la	mirada	
sobre	la	patria,	sobre	lo	nacional,	que	de	alguna	manera	representa	la	vaca.
Como referente de la dramaturgia latinoamericana, ¿experimenta en 
relación a su trabajo que las miradas extranjeras demandan tematizaciones 































enriquecido,	 que	 conozco	 por	mi	 actividad	 docente	 fuera	 de	 la	 capital.	
Cuando	en	un	pueblo	ves	grandilocuencia	y	ostentación,	alguien	mostrando	
con	obscenidad	una	camioneta	de	cien	mil	dólares	con	su	equipo	de	música	






















comerciales no se da lo mismo. Nuestros textos tienen cierto prestigio sobre 
todo	en	países	en	los	cuales	la	presencia	histórica	de	la	dramaturgia	es	menor,	
que	 tienen	mayor	 tradición	en	procesos	de	creación	colectiva	pero	no	de	
texto	escrito,	entonces	 tal	vez	por	eso	 los	 lean.	El	 teatro	 latinoamericano	













formas de esa técnica y la aplican a un teatro de texto diferente. Hay una 
acumulación	sólida	de	artistas,	de	intelectuales,	de	gente	que	produce	dentro	
del	hecho	artístico	en	un	nivel	de	calidad	y	cantidad	poco	habitual.	También	
hay	muchas	cosas	vanas,	inertes;	pero	incluso	dentro	de	esos	espectáculos	
siempre	encontrás	alguien	con	mucho	talento:	“Cuando	ese	tipo	haga	su	rima...	
cuando	coincida	con	determinado	texto....”	Con	los	actores	de	esta	obra,	con	
Mike	Amigorena,	pasó	un	poco	eso.
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